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БИОГРАФИЯ Леонардо да Винчи 

Леонардо да Винчи (1452–1519) – итальянский художник, скульптор, архитектор, музыкант, инженер и ученый. Плодовитость и творческая сила Леонардо отмечают его как прекрасный пример гения Ренессанса. В своих графических рисунках он изображал с научной точностью и непревзойденным артистизмом, объекты от летающих машин до карикатур; он также выполнил очень мудреные зарисовки по анатомии человека, животных и растений. Богатство и оригинальность интеллекта, выраженное в его дневниках, демонстрирует нам величайший ум человечества.
Родился он возле Винчи, горной деревеньки в Тоскане. Леонардо был внебрачным сыном флорентийского нотариуса и селянки. Детство свое он провел преимущественно в семье отца в Винчи, где проявлял огромный интерес к природе. Ранние памятки описывают его красоту, элегантность манер и ранние проявления таланта художника.

В 1466 году Леонардо переезжает во Флоренцию, где поступает в мастерскую Вероккьё и знакомится с такими художниками, как Боттичелли, Джирлндайо и Лоренцо ди Креди. В ранние годы подмастерьем он нарисовал ангела и, возможно, части пейзажа в «Крещении Христа» Вероккьё (Уффици). В 1472 году он вступил в гильдию художников. Кульминацией искусства Леонардо во время его первого флорентийского периода является великолепное неоконченное «Поклонение волхвов» (Уффици), приобретенное в 1481 году монахами Сан Донато а Скопето.
Леонардо отправился в Милан около 1482 года и остался при дворе Людовико Сфорца на 16 лет. В то время он сочинил большую часть своего «Trattato della pittura» («Трактата об изобразительном искусстве») и составил обширные записные книги, которые показывали плодотворность и неординарность его гения. Как придворный художник он также организовывал празднества. Несколько приступов чумы в 1484 и 1485 годах привлекли его внимание к проблемам градостроения, интерес это позднее проснется у него во время последних лет во Франции. Многие эскизы планов церквей отражают сосредоточение на архитектурных проблемах. В 1490 он работал с Франческо ди Джорджио как инженер-консультант над реставрацией собора в Павии, а позднее собора в Пьяченце. 
В 1483 году Леонардо со своим учеником Амброджо ди Преди был отправлен, чтобы сделать известную «Мадонну в скалах». Существует две версии этой картины – одна в Лувре (1483–около1486), другая- в Лондонской Национальной галерее (1483–1508). Фреска Леонардо «Тайная вечеря» (Милан) была начата около 1495 года и закончена к 1498. Сегодня эта работа очень пострадала. В 1978 была начата крупная реставрация, а в 1994–95 годах было установлено оборудование для фильтрации воздуха и контроля климата. Реставрация была закончена в 1999 году – картина явно стала ярче, проявились некоторые детали, однако видно, что существенная часть утеряна.
Во время службы при дворе Людовика, Леонардо также работал над конной статуей отца герцога – Франческо Сфорца. Работа так и не была окончена, а модель, которая так восхищала современников, была уничтожена во время французского вторжения 1499 года. В 1511 году он взялся за подобную работу в виде заказа конного памятника Джакомо Тривулцио. Эта работа также никогда не была закончена, известна только по эскизам, относящимся к ней. После падения в 1499 году Людовика Сфорца, Леонардо уехал из Милана, и после кратких визитов в Мантую и Венецию, вернулся во Флоренцию в 1500 году.
Вернувшись во Флоренцию, Леонардо погрузился в теоретические работы по математике и занялся анатомическими исследованиями в госпитале Санта Мария Нуова. В 1502 году он поступил ан службу к Цезарю Борджиа как военный инженер. Его работа привела художника в центральную Италию, где он ездил по Пьомбино и другим городам Романьи. В Урбино он встретил Николо Макиавелли, который позднее стал его близким другом.
В 1503 году он снова вернулся во Флоренцию, где получил заказ на фреску битвы при Ангьяри. Эта работа, как и параллельный фрагмент, посвященный Микеланджело, так и не были закончены, а холсты были впоследствии уничтожены. Работа оказала огромное влияние на более поздних художников, и некоторое впечатление от оригинала можно увидеть на анонимных копиях в Уффици и Каза Хорне во Флоренции, а также с гравюры 1558 года Лоренцо Заккья и рисунка Рубенса (Лувр). Тем же периодом датируется и «Мона Лиза» (Лувр) – портрет жены флорентийского торговца.
В 1506 году Леонардо приезжает в Милан по просьбе Карла д’Амбруа во имя французского короля Луи XII. Здесь он снова служит как архитектор и инженер. Одаренный неутолимым любопытством касательно физического мира, он продолжил свои научные исследования, сосредоточившись на проблемах геологии, ботаники, гидравлики и механики. В 1510–11 годах существенно оживился его интерес к анатомии. В то же время он был деятелен, как художник и скульптор, руководил множеством учеников и активно влиял на миланских живописцев. Картины этого периода представлены «Святой Анной, Марией и младенцем» (Лувр), работы, которая демонстрирует sfumato Леонардо — мягкие переходы в тонах.
В 1513 году Леонардо отправляется в Рим, привлеченный покровительством недавно выбранного папы Медичи, Льва Х и его брата Джулиано. Здесь он нашел поле, где доминировали Микеланджело и Рафаэль. Стареющий мастер занялся многочисленными архитектурными и инженерными проектами для Ватикана и получал заказы на некоторые картины. В этот период он, возможно, выполнил загадочный портрет молодого «Святого Иоанна Крестителя» (Лувр).

Леонардо уехал с Джулиано Медичи, а после его смерти получил приглашение Франциска I поселиться в замке Клуа, возле Амбузе. Здесь старый мастер вволю занимался своими исследованиями до самой смерти. Невзирая на то, что конкретных записей о его поздних годах нет, он активно занимался праздничными декорациями и интересовался проектом канала. Заметки и рисунки этих лет показывают его интерес к философии и экспериментальной науке.

ТАЙНАЯ ВЕЧЕРЯ.
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Тайная вечеря была заказана Леонардо (возможно в 1494 году) доминиканским монастырём Санта Мария делла Грацие. Церковь этого монастыря герцог Лодовико избрал местом для своей семейной капеллы, а также в качестве мавзолея Сфорца; в 1492 году, обновив старую постройку, Браманте сделал здесь заново барабан купола и пресвитерий. Фреска должна была занять северную стену трапезной монастыря. Леонардо отдал более трёх лет разработке целой серии подготовительных эскизов, штудий и рисунков. Над этим произведением он трудился с 1495 по 1498 год (в посвящении Моро своего трактата «О божественной пропорции», сделанном 8 февраля 1498 года, францисканец Лука Пачоли из Борго Сансеполькро, математик и друг художника, утверждал, что видел роспись уже завершённой).

Сюжет Вечери так же стар, как христианское искусство, но лишь в монастырских росписях он переносится в трапезные, или рефектории, где обычно находилась настенная живопись больших размеров. В первых подготовительных зарисовках Леонардо, очевидно, стремился дать традиционную схему композиции с Иудой-предателем, сидящим с противоположной от Христа стороны стола, но уже с самого начала «в его концепции темы господствует стремление трактовать заявление о предательстве как центральный драматический мотив» (Хейденрайх). Следовательно, в леонардовском понимании Тайной вечери  преобладающее место занимает человеческий аспект совершающейся драмы, а не сакральный и мистический момент собственно установления таинства Евхаристии, когда Христос, взяв хлеб и чашу вина, предлагает их ученикам со словами: «Примите, ядите…» (Евангелие от Марка, XIV, 22-23).

В окончательном варианте композиции, Иуда изображён сидящим за столом рядом с Христом и апостолами. Только его поведение выделяет его из числа других персонажей композиции, внимающих словам Учителя. В то время как все либо взволнованно повернулись к Христу, либо ошеломлённо обсуждают смысл сказанного им, он отодвигается от общей драмы, оставаясь в одиночестве под гнётом предательства. Новизна воплощения темы не ограничивается нетрадиционным расположением участников события, но распространяется также на их характеристики. Они различаются не пояснительными надписями с соответствующими именами, но мастерски трактуются средствами живописного языка. Сцена заключает в себе комплекс собственно зрительных намёков, которые художник черпает из евангельской традиции и из агиографической литературы (особая роль интерьера в изображении сообщества апостолов; внутренняя связь между фигурами; характер отношения каждого апостола к своему Учителю и т.д.). Кроме того, это новаторство ясно сказывается в оригинальности живописной техники, применённой здесь Леонардо. Она позволила художнику усложнить колористический строй композиции, передать атмосферу и то пространственное окружение, в котором происходит событие, с несравненно более тонким мастерством, чем то свойственно любому творению Раннего Ренессанса.

Этот шедевр стал знаменитым сразу же после завершения, и традиция, основанная на нескольких источниках, сообщает, что французский король Франциск I хотел вырезать всю стену рефректория с росписью, чтобы увезти её на родину. Согласно другому историческому факту; роспись сохранилась невредимой во время бомбардировки в 1943 году, когда бомбами были разрушены потолок рефектория и почти вся апсида церкви Санта Мария делле Грацие. Плохая сохранность композиции, постоянно вызывавшая сожаление по поводу того, что её нельзя увидеть в первоначальном состоянии, приписывалась историографией искусства (Вазари) технике, использованной в ней Леонардо. Напротив, недавние реставрации и более внимательное чтение источников показывают, что порча росписи произошла от влажности стен рефектория и всего интерьера церкви. Однако идея, воплощённая художником, торжествует над переходящим, придавая этой драме поистине универсальный масштаб.

МОНА ЛИЗА (Джоконда)
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Пожалуй, самой знаменитой картиной в истории западноевропейской живописи является именно эта – потемневшая, покрытая трещинами и грязью, которую никто не осмеливается счищать. «Мона Лиза» - величайший портрет всех времён и народов.

То, что на портрете изображена Лиза Джерардини дель Джокондо, вызывало и продолжает вызывать большие сомнения. Картина датируется 1503-1506 гг., однако некоторые исследователи относят её к 1514 году. И ещё одна загадка – почему Леонардо не отдал готовый портрет заказчику, а держал его при себе до самой смерти?

Загадки и вариации.

Её глаза. Тёмные глаза Мона Лизы смотрят прямо на зрителя из-под слегка затенённых век. По эмоциональному выражению Вазари, «её брови, благодаря каждому вырастающему из кожи волоску, показанному художником, невозможно было изобразить натуральнее». Приходится верить ему на слово, поскольку у современной Мона Лизы вообще нет ни бровей, ни ресниц. С одной стороны, в средневековой Флоренции существовала мода на выщипанные брови, а с другой, брови и ресницы могли исчезнуть во время одной из неудачно проведённых реставраций.

Её улыбка. Выражение «улыбка Мона Лизы» давно стала нарицательным. Эта знаменитая улыбка сотни раз истолковывалась, обсуждалась и даже воспевалась в популярных песнях. Улыбка Мона Лизы слегка асимметрична, что и делает её такой загадочной. Вместе с тем, она прописана так, что невозможно уловить границу перехода между губами и кожей лица. Для достижения этого эффекта Леонардо использовал тончайшие оттенки цвета и всё тот же приём сфумато. 

Элегантные руки. Расслабленные и элегантные, полные, округлые, сложенные друг на друга руки делают портрет более естественным. Расположение рук и кистей работает на создание строгой треугольной композиции, заставляя взгляд

Трещины. Изображение покрыто тонкой паутинкой трещин. Они возникли потому, что с течением времени краски и лак становятся ломкими.
Мотив узелка. Вышивка, украшающая разрез платья Моны Лизы, может быть подписью Леонардо, поскольку итальянское слово «завязывать» («vincolare» созвучно фамилии художника. Подобные узелки встречаются и на других картинах Леонардо.

Пустынный пейзаж. Существует явный контраст между городской женщиной и открывающимися за её спиной диким горным ландшафтом. Леонардо всегда отвергал общепринятую в те времена манеру изображать умиротворённые пейзажи и писал природу загадочной, могучей, непознаваемой. Так и здесь – ничто, кроме извилистой дороги и моста, не указывает на какое-нибудь присутствие человека.
Мадонна в скалах


Подписная Мадонна в скалах из Парижа (Лувр) первоначально украшала алтарь церкви Сан Франческо Гранде; возможно, она была передана самим Леонардо французскому королю Людовику XII в знак благодарности за посредничество в конфликте между заказчиками и художниками по поводу оплаты картин. Заменила её в алтаре композиция, ныне находящаяся в Лондоне. Впервые Леонардо смог решить задачу слияния человеческих фигур с пейзажем, постепенно занимавшую ведущее место в его художественной программе.

Рассмотрим «Мадонну в скалах»: фигуры изображены у входа в грот, почти естественную крипту, свет в которую проникает сверху и через боковые проёмы. Вопреки обычаю фигуры расположены крестообразно, на осях, указывающих четыре направления пространства: Иисус на переднем плане наклонён в сторону зрителя; Иоанн Креститель и ангел указывают на развитие пространства в боковых направлениях; возвышающаяся над группой Мадонна напоминает «купол», из которого нисходит свет. То же самое можно сказать и в отношении света: он падает сверху и сквозь боковые проёмы. Заметим, что грот – это обширное замкнутое пространство с влажной и плотной атмосферой, а цветы и травы тщательно выписаны вплоть до мельчайших деталей. В этом сказалось влияние нидерландцев, с которыми Леонардо познакомился во Флоренции благодаря Гуго ван дер Гусу. В своей картине Леонардо, несомненно, ставит проблему соотношения между большими и малыми величинами и решает её «натуралистически»- с учетом того, что эти различия заложены в самой природе. Но он предвосхищает также психологическое решение. Леонардо исходит из предположения, что человеческий ум, также являющийся природным инструментом, прекрасно может переходить от одного масштаба к другому, нисколько не нуждаясь в сведении больших и малых величин к какой-то средней величине. Пространство, таким образом, представляется ему не постоянной структурой, основанной на математической логике, а безбрежным простором, вбирающим в себя человеческий опыт или человеческое существование.

«Мадонна в скалах», несомненно, представляет собой картину, нуждающуюся в специальном «ключе». Она полна герметических, но отнюдь не символических значений, ибо символ-это всегда намек на какое-то иное, переносное значение, а Леонардо стремится к тому, чтобы смысл изображенных вещей остался тёмным, до конца не раскрытым. Глазу даны одни лишь формы. Точно также в природе человек видит предметы и явления, имеющие свои причины и значения. Их можно исследовать и понять, но они не даются априорно.  «Феномен» пещер, как явствует из различных записок художника, сильно привлекал Леонардо. Его интересовала научная и геологическая суть этого явления, в котором  он видел проявление «внутренней» жизни земли, подземных, сверхъестественных её сил. Пещера для него – это «средоточие геологических процессов, огромных сдвигов в пространстве и времени, составляющих тайну Земли» (Шастель). Быть может, древние ледники были свидетелями далекого прошлого Вселенной, её предыстории, закончившейся с рождением Христа, когда природа и история обрели наконец настоящую жизнь и потянулись к свету (Леонардо - единственный художник кватроченто, не верящий в «возврат древности» и не советующий подражать классическому искусству), а непостижимая тайна действительности стала доступной для человеческого понимания. Стены и свод пещеры рушатся, и в расщелины врывается свет: эпоха подземной жизни закончилась,  начинается эпоха исследований и опыта. У порога стоят четыре фигуры, над ними небо. Но почему перед нами встреча младенца Христа с младенцем Крестителем? Почему ангел указует перстом на Крестителя? Быть может, это тот же ангел который принес Марии благую весть и его миссия на этом окончилась? Христос явлен на свет, и теперь человеку надлежит возвестить об этом людям. Миссия Крестителя- это не откровение или пророчество, а интуиция. Интуиция, как внушение свыше, которая предшествует опыту и его стимулирует, как предположение, которое предстоит проверить. Таково одно из возможных истолкований этой картины (ведь Леонардо ещё вернётся к Крестителю как к человеку, «прозревшему» благодаря природе). Тем более что оно соответствует неоплатоническим, хотя и не ортодоксальным основам культуры художника.

Леонардо в Милане вполне мог выступать, как представитель высокой флорентийской культуры и в то же время отстаивать свои позиции без риска впасть в немилость у официальных неоплатоников. Здесь он доказывает, что вдохновение, неистовство души составляет глубокую побудительную причину всякого исследования и практического опыта, что пространство является не абстрактно-геометрической структурой, а реальной данностью интуиции и опыта. Пространство, таким образом, выступает в виде атмосферы, поскольку все предметы представляются нам окрашенной атмосферой. То, что Леонардо назовет «воздушной перспективой», есть не что иное, как мера расстояния, зависящая от плотности и окраски отделяющего нас от предметов слоя воздуха. Вот почему все они представляются нам как бы слегка завуалированными, с размытыми контурами. В этой мягкости, воздушности, неуловимом слиянии света и тени  заключается прекрасное, которое, по мысли Леонардо, не обладает постоянной формой, а порождается вдохновением, внутренним побуждением к исследованию и познанию, стремлением к гармонии с природой, а потому зависит не только от места, времени и условий освещения, но и от настроя человеческой души. Четыре фигуры «Мадонны в скалах» не отличаются определённостью жестов, точностью движений: ангел указует, младенец Христос ушел в себя, словно отгораживаясь от чуждого ему пространства, Креститель наклонился вперёд, поза и улыбка Богоматери полны печального предчувствия, словно она уже знает или предвидит  уготованную сыну судьбу. Быть может, главное в этих образах - внутреннее состояние, глубокие душевные движения. Именно поэтому они еще в пещере, хотя и на её пороге.

БИОГРАФИЯ Микеланджело 
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Микеланджело Буонаротти (1475–1564) – итальянский скульптор, художник, архитектор и поэт. Родился Микеланджело в Карпезе, Тоскана. Будучи ребенком, он любил рисовать, отец отправил его в ученики Гирландайо – известного художника тех времен. В первый год все не задалось, и Микеланджело стал студентом Бертольдо ди Джованни, скульптора, работавшего в семействе Медичи. С 1490 по 1492, Микеланджело тоже жил с Медичи; в это время он также учился у таких философов, как Фичино, Ландино, Полицьяно и Савонарола. Невзирая на то, что Микеланджело называл себя самоучкой, в его искусстве можно ясно разглядеть влияние таких художников, как Леонардо, Джотто и Полицьяно. Он учился рисовать и создавать скульптуры больше благодаря наблюдениям, чем самой учебе. Микеланджело был известен тем, что был очень чувствительным и сочетал в себе массу энергии с неисчерпаемым талантом.
Самая ранняя скульптура Микеланджело была сделана в саду Медичи возле церкви Сан-Лоренцо. Его «Бахус и Спящий Купидон» показывают результаты внимательного наблюдения за классическими фигурами, расположенными в саду. Его более поздняя «Борьба Лафитов и Кентавров», а также «Мадонна на лестнице» отражают растущий интерес к своим современникам. В скульптурных работах Микеланджело можно найти и чувствительность к движению, и одновременно могущество вековечного мрамора. Его «Пьета» укладывает тело Иисуса на колени к Богородице – сила и прекрасный стиль художника уравновешиваются здесь скорбью Марии.
В 1504 году он выполнил скульптуру Давида в классическом стиле, дав ему тело с прекрасными пропорциями и мускулатурой. Подход Микеланджело к скульптуре контрастировал с аналогичным у Донателло, который сделал Давида более юным и менее мускулистым. В 1505 году Микеланджело предложили работу по проектированию и созданию скульптурных форм для гробницы Папы Юлия II. Туда должно было вместиться около восьмидесяти огромных фигур. Из-за многочисленных усложнений, гробница существенно потеряла в размерах. Микеланджело сделал для нее только одну скульптуру – Моисея – свое последнее крупное произведение. Художник сделал статую из бруса мрамора, но окончательный результат работы показывает не только его умение обращаться с материалом, но и силу характера Моисея. Когда планы касательно гробницы Папы были уже ясны, скульптор покинул Флоренцию.
Микеланджело демонстрировал также мастерство в изображении человеческой фигуры на полотне. Его «Дони Тондо» (около 1504) – значимая ранняя работа, показывает нам уравновешенность и энергию; здесь очевидно влияние Леонардо да Винчи. Художника позвали, чтобы декорировать потолок Сикстинской капеллы. Он разместил двенадцать фигур на куполе, в оригинале эти фигуры представляли собой двенадцать апостолов. В конце же получилось семь пророков и пять сивилл. В кольце пророков и сивилл было девять панелей на тему библейской истории мира. Три панели были посвящены созданию, три – истории Адама и Евы, а еще три – истории Ноя и всемирного потопа. Здесь же, в капелле, Микеланджело нарисовал «Страшный суд» (1534), который многие считают его шедевром. Картина изображает Христа, проклинающего грешников и благословляющего благочестивых, на фоне восстания мертвых и увезение Хароном душ в преисподнюю.
В своих архитектурных работах Микеланджело превзошел устои своего времени. Его Лаврентийская библиотека (около 1520), сделанная для хранения книг папы Льва X, памятна смешением маньеристской архитектуры – она демонстрирует вольный подход Микеланджело к структурной форме. Капитолийский квадрат, выполненный Микеланджело в тот же период, расположен на римском Капитолийском холме. Его форма, более ромбовидная, нежели квадратная, должна была противодействовать эффектам перспективы. В центре ее находилась статуя Марка Аврелия. С 1540 по 1550 Микеланджело декорировал собор святого Петра,закончив только четыре колонны до своей смерти. 



СТРАШНЫЙ СУД.

Это огромная фреска (самая большая в то время картина в мире) была заказана папой Павлом III. Она занимает всю восточную стену Сикстинской капеллы и содержит более 300 фигур, представляющих картину Страшного суда. Восставших из могил мертвецов судит окружённый святыми Христос, рядом с которым сидит его мать. Покров с фрески сняли 31 октября 1541 года, 29 лет спустя после того, как впервые глазам зрителей предстала потолочная роспись капеллы, тоже сделанная Микеланджело. Говорят, что, увидев фреску, папа Павел III упал перед ней на колени. Джорджо Вазари писал о том, что новая работа Микеланджело была принята «с восторгом и удивлением во всём Риме». Правда, ещё до её окончания некоторые священники осудили фреску, усмотрев верх неприличия в обнажённых фигурах. В конце концов их точка зрения возобладала. За несколько недель до смерти Микеланджело было принято решение дописать на ряде персонажей набедренные повязки, которые прикрыли бы «постыдные части» тела. «Одеть» фигуры поручили Даниэле да Вольтерра 9большому почитателю гения Микеланджело), после чего художник получил обидную кличку «Браджет тоне», что означает «рисовальщик штанов». В 1590-х годах папа Климент VIII задумал смыть «Страшный суд», но его уговорили не делать этого.
Апокалиптические детали.

Христос возносит правую руку, проклиная грешников, а левой рукой кротко подзывает к себе избранных.

Демонический лодочник в самом низу картины перевозит души грешников в ад. Это Харон, персонаж древнегреческой мифологии, появляющийся в «Божественной комедии» Данте. «Божественную комедию» хорошо знал и любил Микеланджело.

Ангелы, изображённые на двух полукружьях в верхней части картины, несут приметы Страстей Христовых, - колонну, возле которой Его бичевали, и крест, на котором Он был распят.

Среди святых, предъявляющих свидетельства своих мучений, мы видим фигуру святого Варфоломея, с которого заживо сняли шкуру. Свою снятую шкуру он держит в руках, а его лик представляет собой автопортрет Микеланджело.
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УСЫПАЛЬНИЦА ЮЛИЯ II.

В 1505 году папа Юлий II предложил Микеланджело создать (разумеется, для собственной персоны) самую величественную усыпальницу христианского мира. Предполагалось, что это будет отдельный мавзолей размерами девять на шесть метров. С просторной погребальной камерой внутри. Украшать гробницу должны были 40 установленных на трёх уровнях скульптур. на её возведение папа отвёл пять лет, хотя всем было ясно, что это совершенно нереальный срок – даже для такого работоголика, каким являлся Микеланджело. В 1506 году Юлий II приступил к реконструкции собора святого Петра в риме, и этот грандиозный проект отвлёк его внимание – к собственной усыпальнице он заметно охладел. В результате гробница была закончена только в 1545 году, разместившись возле стены римской церкви Сан-Пьеро в Винколи (а не в соборе святого Петра, как планировал сам папа). Из украшающих гробницу больших фигур три (среди них и знаменитая статуя Моисея) принадлежат резцу Микеланджело, остальные выполнены его помощниками. В парижском Лувре хранятся ещё две великолепные статуи, высеченные Микеланджело для усыпальницы в 1513 году. По каким-то причинам они не были установлены. «Умирающий раб» - одна из них.


СКУЛЬПТУРА.

В скульптуре в ряде случаев Микеланджело использовал бронзу и дерево. Но подавляющее число его работ исполнено в мраморе. Много времени он проводил на каррарских мраморных карьерах, где сам выбирал мрамор для своих будущих работ. Превосходство Микеланджело над остальными современными ему скульптурами стало очевидным уже после появления  скульптурной композиции «Пьета», установленной в римском соборе св. Петра. Когда Микеланджело закончил эту работу, ему было всего 25 лет. «Пьета» была единственной подписанной работой Микеланджело – объяснение этому факту мы найдём у Джорджо Вазари. Он рассказывает о восторге, вызванном выставленной на всеобщее обозрение скульптурой. Затерявшись в толпе восхищённых зрителей, Микеланджело однажды подслушал, как двое миланцев клялись и божились, что такую великолепную скульптуру мог изваять только их земляк. Ночью он тайно прокрался в собор с лампой и резцами и высек на поясе Мадонны гордую надпись: «Микеланджело Буонарроти, флорентиец». На склоне лет Микеланджело ещё раз обратится к этому сюжету. В его композиции «Снятие с креста», ок. 1550-1555 гг. присутствует фигура Иосифа Арамафейского, которую считают скульптурным автопортретом Микеланджело.
Биография Рафаэля. 
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Рафаэль Санти или Рафаэль Санцио (1483–1520) – величаший художник итальянского ренессанса. В работах Рафаэля видно чистое выражение исключительной гармонии и равновесия композиции времен Ренессанса. Родился художник в Урбино. Его отец – Джованни Санти, был придворным художником у Федериго Монтефельтро, герцога Урбино, и первым преподал ему уроки художественного мастерства. Приблизительно через шесть лет после смерти отца в 1494 году, Рафаэль поступил в мастерскую Перуджино, чье влияние видится в «Распятии» и «Сне рыцаря» Лондонская национальная галерея); «Коронации Девы» (Ватикан); «Трех грациях» (Шантильи) и «Женитьбе» (Брера, Милан). Фрагмент алтаря, представляющий Мадонну и святых (музей Метрополитен), обозначает окончание периода Перуджино в творчестве художника.
Пять сцен: «Агония в Саду» (музей Метрополитен), «Святой Антоний Падуанский», «Святой Франциск» (Дульвих), «Крестный ход» (Лондонская национальная галерея) и «Пьета» (музей Гарднера) свидетельствуют о новых влияниях Леонардо, Микеланджело, Мазаккьйо и, в особенности, Фра Бартоломео. Изучая хитросплетения анатомии, перспективы и цвета, он достиг более свободной, более могучей глубокой интерпретации, нежели в своих ранних работах. Во Флоренции(1504–08) он написал множество образов Мадонны, которые известны своей выразительностью. Его автопортрет (Уффици) и портреты Анджело и Магдалены Дони (дворец Питти) также относятся к этому периоду.
В Риме его стиль вызрел, только выиграв от влияния Микеланджело. В Ватикане, Рафаэль самостоятельно занимался Станца дела Сегнатура (окончена 1511); две большие стены которой представляют, соответственно, Афинскую школу, изображая греческих философов, и Триумф религии, также называемый «Диспут». В галерее изображены «Снятие шкуры Марсия» и «Искушение Евы». Потолок целиком посвящен аллегорическим фигурам Закона, Философии, Поэзии и Теологии. Два круглых люнета над окнами представляют нам Парнас и Юриспруденцию.
В Станца д’Элидоро Рафаэль изобразил (1511–14) «Изгнание Гелиорода из храма», «Чудо в Больсене», «Изгнание Атиллы из Рима Львом I» и «Вознесение Святого Петра». Он также является автором Инсендио дель Борго и расписывал ее часть. Среди других его произведений для Ватикана – «Битва при Ости», «Клятва Льва III перед Шарлеманжем» и «Победа Константина над Максентием». Пятьдесят два религиозных рисунка, украшающих один потолок известны как «Библия Рафаэля» - это была работа его учеников, копировавших манеру учителя.

Среди других картин римского периода были «Мадонна с рыбой» (Прадо), «Мадонна в кресле» (дворец Питти), «Сикстинская Мадонна» (Дрезден), Галатея (Фарнесина), «Альба Мадонна» (Национальная галерея искусств в Вашингтоне) и неоконченное «Преображение», завершенное Джулио Романо. Портреты того периода объединяют портрет Юлия II – долгое время покровителя художника; Бальдассаре Кастильоне (Лувр); Томмасо Игирами (музей Гарднера) и папы Льва X с двумя кардиналами.
Названый последователем Браманте в качестве главного архитектора Ватикана в 1514 году, Рафаэль также создал проекты многих церквей, дворцов и многоквартирных домов. Для своего покровителя Льва X, он взялся в 1518 году за исследование древнего Рима и изобразил его основные памятники. Он также создал десять гобеленов с изображениями деяний апостолов для Сикстинской капеллы; семь из них находятся сейчас в английском музее Виктории и Альберта. Рафаэль глубоко был связан со скульптурой античности в изображении своих мифических и библейских персонажей, а его интерпретации классического искусства, гармония и монументальность творчества просуществовали как эталон вплоть до девятнадцатого века.
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СИКСТИНСКАЯ МАДОННА.

Это наиболее известная из картин Рафаэля, посвящённых теме мадонны с младенцем. Одно время эта работа считалась самой знаменитой картиной в мире, - причём не только благодаря своей красоте, но и потому, что король Фредерик Август III Саксонский купил её у церкви Сан-Сиксто, в Пьяченце, за огромные деньги. Случилось это в 1754 г. От названия церкви произошло и новое, известное теперь во всём мире, название картины – «Сикстинская мадонна», а прежде она называлась «Мадонна с младенцем, со Святым Сикстом и Святой Варварой» (церковь, для которой была написана картина, обладала реликвиями, связанными с этими святыми).

Точные обстоятельства, при которых была заказана эта картина, нам не известны, а первое упоминание о ней, датированное 1550 годом, мы находим у Вазари в его «Жизни художника».  Однако можно предположить, что папа Юлий II подарил эту картину церкви в благодарность за тот вклад, который внесла Пьяченца во время войны с Францией, в дни, когда захватчики оккупировали значительную часть Северной Италии. Французов изгнали из страны в 1512 году, а «Сикстинская мадонна», очевидно, была написана как раз между 1512 и 1514 годами, когда церковь святого Сикста, сильно пострадавшая во время войны, была вновь открыта после реконструкции.
Поза и экспрессия.

Фигура Девы выглядит здесь величественнее, чем на других полотнах рафаэля, посвящённых Матери Иисуса. Это единственный случай, когда Мадонна изображена художником в полный рост и почти в натуральную величину. Эта гениальная картина полна любви к человеку: художник воспевает решимость жертвовать самым дорогим ради счастья людей.
Справа мы видим святую варвару, изящно преклоняющую колени перед Мадонной и младенцем, однако взгляд святой обращён вниз, на озорных ангелочков. Принято считать, что варвара приняла мученическую смерть около 300 года, однако скорее всего эта святая на самом деле не существовала.

Коленопреклонённая фигура святого Сикста, благоговейно взирающего с края облака на небесный образ Мадонны с младенцем. Сикст, один из первых римских епископов, принял мученическую смерть в 258 году.

Маленькие ангелочки вносят в картину нотку озорства и непринуждённости. Считается, что деревянный объект, на который опираются ангелочки,- это гроб Юлия II, чья тиара стоит в нижнем левом углу картины.
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Святое семейство, или Мадонна с безбородым Иосифом

"Святое семейство", или "Мадонна с безбородым Иосифом" (1506 г.), хранящаяся в Эрмитаже, относится к раннему, флорентинскому, периоду творчества художника. Иосиф, Мария и младенец образуют удивительно простую, естественную группу.
Религиозный оттенок настроения, еще не чуждый Мадонне Конестабиле, уступает место чисто человеческому чувству. 

Изображая Марию, младенца Христа и святого Иосифа, Рафаэль очищает свои образы от всего будничного, отбрасывает случайные черты и бытовые детали, возводя их на пьедестал совершенства. Текучие и плавные линии контуров, перекличка цветовых пятен, продуманное расположение фигур рождают в картине чувство гармонии, величия и простоты, присущее произведениям Рафаэля. Художник отступает от традиционной иконографии Иосифа, изображая его без бороды, - отсюда второе название картины. 
Перед нами идиллическая сцена семейного быта. Минута тихого молчания, невыразимо поэтичных внутренних переживаний. Эти чувства так идеально чисты, так поэтично выражают святую теплоту материнства, что если Мадонна Рафаэля теперь уже нельзя молиться, то все же в этих светлых образах вдыхаешь настроение божественной чистоты и светлого мира. 

В "Мадонне с безбородым Иосифом" фигуры заполняют почти всю поверхность картины и как бы развернуты в плоскости рельефа. Голова младенца в центре композиции. Ясно выступает схема треугольника в образах Мадонны и младенца. Пластичность форм, контрасты линий, их наклонов живо чувствуются рядом с вертикалями пилястров и посохом Иосифа. 

Его фигура прекрасно завершает группу, приводя ее в согласие с прямоугольной формою картины и выдвигая ее главные образы. Округлые линии голов, плечей и ореолов находят свой последний гармонический отклик в ритмическом изгибе арки над светлым пейзажем. Так внутреннему выражению мира, ясного покоя отвечает в сочетании всех форм и линий и светлая воздушность ландшафта. Как тонко продумано и взвешено в творческой работе каждая черта этой просветленной видимости! 

Уже в самых ранних произведениях Рафаэля очевидны неповторимо индивидуальные черты. Молодой художник стремится к жизненной конкретности. В наибольшей степени это относится к образу старого Иосифа, который традиционно изображался с большой бородой, подчеркивавшей его возраст. Рафаэль изобразил старика безбородым. Эта деталь оказалась настолько характерной, что картина Рафаэля получила название "Мадонна с безбородым Иосифом". Менее ярко, но вполне определенно индивидуализированы Мария и младенец Иисус. 

Фигуру младенца художник дает в сложном развороте, в чем несомненно сказывается влияние Леонардо. Но в то же время Рафаэль стремится к величайшей простоте и гармоничности изображения. Три фигуры художник объединяет в непринужденную, но неразрывно связанную группу. Композиция картины построена на повторяющихся и перекликающихся мотивах круга и полукруглой арки.
Этот прием придает композиции удивительную музыкальность, целостность и устойчивость. Ничем не нарушаемое спокойствие, хотя и овеянное легкой грустью, господствует в картине. Еле уловимая печать растворяется в светлых, нежных цветовых созвучиях. Рафаэль достигает здесь такой колористической тонкости, которая не всегда удавалась ему в более поздних произведениях. Александр Сергеевич Пушкин написал элегию "Возрождение" вдохновленный "Мадонной с безбородым Иосифом", выставленной в Эрмитаже после реставрации, вернувшей подлинное письмо Рафаэля. 

Возрождение
А.С. Пушкин

Художник-варвар кистью сонной 
Картину гения чернит 
И свой рисунок беззаконный 
Над ней бессмысленно чертит. 

Но краски чуждые, с летами, 
Спадают ветхой чешуей; 
Созданье гения пред нами 
Выходит с прежней красотой. 

Так исчезают заблужденья 
С измученной души моей, 
И возникают в ней виденья 
Первоначальных, чистых дней. 



АФИНСКАЯ ШКОЛА.
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Кто есть кто на фреске "Афинская школа"

1 - Леонардо да Винчи в образе Платона и Аристотель
2 - Пифагор
3 - Диоген Лаэртский
4 - Микеланджело в образе Гераклита
5 - Автопортрет
6 - Эпикур
7 - Александр Македонский
8 - Сократ
9 - Евклид

Сюжет росписи всей комнаты — четыре сферы духовной деятельности человека: Теология, Философия, Юриспруденция и Поэзия. "Афинская школа" представляет одну из четырёх фресок — Философию. На ней представлены мудрецы всего мира, спорящие друг с другом на все лады. 

Для композиции сюжета и изображения мудрецов понадобились глубокие знания истории. В этом Рафаэлю оказывал помощь библиотекарь римского папы, кардинал Томмасо Ингирами
.

В центре, на переднем плане греческие философы Платон и Аристотель, символизирующие два направления классической мысли: идеализма и материализма. Платону Рафаэль придал черты своего знаменитого старшего современника Леонардо да Винчи. 

Слева - вверху, мы видим Сократа и Ксенофана; ниже —Эпикура, в венке, советовавшего получать удовольствие от жизни, и Зенона, философа противоположных взглядов, а рядом группа с Пифагором. 

Правее, Эвклид, с чертами архитектора Браманте, рисует на доске; рядом Зораостр с глобусом. Справа вверху автопортрет Рафаэля, в чёрном берете.
Киник Диоген растянулся на лестнице. А на переднем плане появляется одинокая фигура Гераклита, сидящего, опершись на левую руку - это портрет Микеланджело - знак уважения Рафаэля к своему сопернику, расписывавшему одновременно с ним Сикстинскую капеллу. 

